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TRAINSPOITING, D'IRVINE WELSH 
Per ]OAN GARCIMARTÍN 
elige una ca1Tera, elige una familia, 
elige un televisor grande que te cagas, 
elige lavadoras, coches, aparatos de CD, 
abrelatas eléctricos ... 
Yo elegí no elegir la vida. 
(Trainspotting) 
Trainspotting: la novela de Irvine Welsh 
En muy poco tiempo, celebrada por los críticos más estrictos pero leí-
da también por aquéllos que raramente se acercan a los libros, Trainspotting 
se convirtió en uno de los acontecimientos literarios (y también extralitera-
rios) de la última década en Gran Bretaña. Fue rápidamente adaptada al tea-
tro, donde permaneció meses en cartel, y posteriormente fue llevada a la 
pantalla por Danny Boyle, uno de los jóvenes prodigio del cine inglés. Sus 
protagonistas son un grupo de jóvenes desesperadamente realistas -ni se les 
ocurre pensar en el futuro: saben que nada o casi nada va a cambiar-, habi-
tantes del otro Edimburgo, el que no aparece en los famosos festivales, capi-
tal europea del sida y paraíso de la desocupación, la miseria y la prostitución, 
embarcados en una peripecia vital cuyo combustible es la droga, "el elixir 
que les da la vida, y se la quita". Mark Rentan, que está harto de todo, de sus 
amigos, de la droga, de sus esfuerzos por abandonarla, y hasta de sí mismo; 
Sick Boy, enredador y despistado; el psicópata Bergbie, que más que amistad 
inspira miedo y Spud, un choricillo enganchado hasta las cejas ... 
La novela de Welsh está escrita con el áspero, colorido y vigoroso len-
guaje de las calles. Y entre dosis y dosis, entre borracheras y fútbol, sexo y 
rack and roll, la negra picaresca, la épica astrosa de los que nacieron en el 
lado duro de la vida, de los que no tienen otra salida que escapar, o amorti-
guar el dolor de existir con lo primero que caiga en sus manos, Welsh crea un 
latido que no no~ deja dormir, una bomba de hidrógeno. Como diría Brecht: 
el contenido de Trainspotting, desde el punto de vista artístico, es ese martillo 
que golpea incesantemente nuestras conciencias. 
Trainspotting, adaptación teatral 
La obra, que se presentó en el teatro de L'Hospitalet, es una versión 
cheli, de la adaptación que Harry Gibson hizo de la famosa vovela del esco-
cés Irvine Welsh, llevada también al cine con gran éxito por Danny Boyle, y 
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cuya acción original transcurre en un barrio marginal de Edimburgo. En esta 
versión realizada por Eduardo Fuentes, la acción se traslada de la periferia de 
Edimburgo al barrio marginal madrileño de San BIas. El mismo director jus-
tifica esta traslación espacial alegando que" no quería distanciar al público de 
la historia. Para mí era importante que los espectadores reconocieran una 
plaza o una calle. Creo que la marginalidad, el desempleo y la heroína están 
en cualquier barrio duro de cualquier ciudad de Occidente. Puede ser un 
Edimburgo, en París, Madrid o Barcelona." 
En esta adaptación realizada por Fuentes, se han sintetizado todos los 
personajes de la obra de teatro de Gibson en una docena, los cuales son inter-
pretados por los tres actores y una actriz que conforman este reparto: Nancho 
Novo (Marco y chico en el bar), Roberto Cairo (Toni, "colgao" y borracho), 
J. A. Palomeque (Franco, Sánchez Andrade y Juanito) y Alexandra Fierro 
(Alicia, Chon, Marta, chica en el bar). 
La obra, dividida en dos partes (preferimos llamarlas así y no actos 
porque no hay una diferenciación clara entre las dos, y la acción en la propia 
obra, va saltando en el espacio y tiempo continuamente), desarrolla las 
vivencias de cuatro drogadictos y seres marginados (que no marginales) de 
distintas procedencias y antecedentes. 
En la primera parte, a través de la utilización de un lenguaje lleno de 
dureza y crudeza, se crea una atmósfera agresiva que se convierte en autén-
tica violencia en la percepción del espectador, acentuándose aún más con el 
ritmo intencionadamente acelerado que caracteriza esta primera parte. En la 
segunda parte, sin embargo, el ritmo de la obra se relaja, para intentar mos-
trar el lado humano de los personajes e introducir un punto de vista distinto 
al que caracteriza la primera parte, como es la desintoxicación del protago-
nista principal y en muchos momentos narrador de la obra. Contraste entre 
una primera parte más visceral y una segunda que intenta ser más reflexiva. 
En la diferenciación entre el instinto y la razón ¿cuál es más humano de los 
dos ... ? Una cuestión que se nos presenta constantemente marcada en la obra 
es su propia intencionalidad anti-moralizante. En ningún momento se nos 
intenta educar moralmente, no hay ningún tipo de moraleja o moralina. 
La nómina teatral 
Ahora siguiendo los principales elementos de la nómina teatral, 
intentaremos analizar la obra que pudimos presenciar en el Teatre Joventut 
de L'Hospitalet. 
Como ya hemos mencionado anteriormente, la trascendencia del len-
guaje de la obra es vital en la percepción del espectador. La palabra y su ento-
nación resultan factores determinantes no sólo en la representación lírica de 
un clásico, sino también para reflejar la dureza de la vida de un grupo de 
iiiiiiiiiiiiiiiiiiiiiiiiii 228 iiiiiiiiiiiiiiiiiiiiiiiiii 
jóvenes en un barrio marginal y traicionado por la esperanza. Ponernos a 
hablar de dicción sobre una obra que basa su fuerza en el lenguaje cheli del 
que se nutre, en el sucio grito y en el limpio taco que envuelve el ambiente 
de un barrio marginal, podría resultar paradójico, pero no lo es. A veces el 
mejor filólogo ignora la jerga. La entonación del texto y la propia dicción de 
los actores estuvo a la altura, aunque de todas ellas resulta especialmente 
remarcable la de Nancho Novo, actor principal y eje de una compleja estruc-
tura narrativa en la obra. La entonación de Marco, su personaje, va de un 
extremo a otro, de la indiferencia a la trascendencia, del pasotismo al exis-
tencialismo, sin caer en ningún momento en la inverosimilitud. No tan nítido 
resulta, sin embargo, en el resto de personajes a excepción de determinados 
momentos de Franco, interpretado por J. A. Palomeque. 
Los distintos elementos que componen la expresión del actor, mími-
ca, gestualidad y movimiento, en toda representación, son los que caracteri-
zan el buen o mal trabajo de un actor / actriz. O por decirlo de manera más 
sutil, estos tres elementos hacen que nos guste o no el trabajo de un/una 
intérprete. En Trainspolting, la gestualidad de los actores estaba ejecutada de 
forma correcta, aunque en determinados momentos podía resultar un poco 
exagerada, corriendo el peligro de caer en la sobreactuación. El movimiento 
de los actores en escena se notaba bien estudiado y elaborado, aunque las 
escenas explícitas de drogadicción sobre un escenario incrementan la fuerza 
plástica de la obra, en momentos de forma angustiante para el espectador. 
Sin embargo, el principio de la obra, irrumpiendo los cuatro personajes en 
escena, en fila, andando enérgicamente y describiendo círculos en escena, a 
ritmo de música electrónica y parpadeos de una luz azul que enfocaba direc-
tamente la cara del espectador y hacía convertir los movimientos de los acto-
res en gestos más ralentizados, resultaba original, pero marcadamente 
artificial, por no decir anti-natural. Tanto que no llegamos a entender la 
pobreza escénica de este inicio 11 con efectos discotequeros", para demostrar 
el estado anímico y la acción de los personajes. 
Respecto al aspecto externo de los actores, destacaríamos el vestua-
rio, el peinado y el maquillaje, que en determinados momentos pronuncia-
ban un aspecto físico desaliñado, y en ocasiones absolutamente demacrado, 
los cuales eran adecuados para mostrarnos la cruda realidad de la obra. Estos 
elementos quedan intencionadamente marcados, en el momento que el 
protagonista Marco deja de drogarse para pasar e ser un ex-toxicómano. El 
vestuario y el aspecto físico en general son completamente diferentes en este 
segundo momento, que correspondería a casi toda la segunda parte. En gene-
ral, los cambios de vestuario son pocos durante toda la obra, tal vez debido 
al ritmo y a la agilización de la historia. De todas formas, estos cambios apa-
recen en el momento en que un nuevo personaje hace acto de presencia. 
Recordemos que la obra está compuesta por diez personajes que están repre-
sentados por los cuatro actores del reparto. Suponemos que el aspecto eco-
nómico influye en todos estos sentidos. 
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La obra, que en determinados pasajes de la acción establece un claro 
paralelismo con la película, reproduce escenas idénticas a ésta y en alguna 
escena irreproducible por la falta de medios cinematográficos sobre un esce-
nario, se explica bajo la técnica de la narración. Los personajes son los que 
nos cuentan pasajes de la trama escenificada visualmente en el film. 
El paralelismo entre la película y esta adaptación teatral, no sólo se 
hace evidente en la acción a veces entre las dos, sino en la experiencia y en el 
contacto con toxicómanos que tuvieron ambos directores. Danny Boyle, el 
director del film, califica esta experiencia de lúgubre y deprimente, "en don-
de las personas son las víctimas absolutas ... " Eduardo Fuentes conoce muy 
bien el tema de la droga, incluso el propio barrio madrileño de San BIas don-
de sitúa la obra: "era y sigue siendo un cocedero. La droga que descabalga 
está ahí. Relinchando. Nosotros también." 
Tanto la película como la adaptación teatral son fieles al espíritu de 
la obra original: la novela de Irvine Welsh. La esencia de esta novela ha sido 
trasladada tanto al film como a la obra de teatro, aunque hay determinados 
cambios que tendríamos que destacar. A parte de dos escenas surrealistas 
magistrales, originales del film (la escena del W.c. y la escena del síndrome 
de abstinencia de Mark Rentan) y la ruptura de espacio-tiempo narrativo de 
forma visualizada que permite el medio cinematográfico (por ejemplo cuan-
do Mark Rentan está en un bar, y habiendo consumido las tres tomas de 
meta dona, da un salto encima de un muro y aparece cayendo en la casa de 
La Madre Superiora; mote con el que llaman al traficante debido a los años 
que lleva con el "hábito"), la trama es la misma que en la novela original. 
Welsh en su libro muestra ese lado terrible y destructivo, pero tiene un final 
optimista y esperanzador. Esto queda muy bien reflejado en la película, y sin 
embargo no se refleja en la adaptación teatral. En la adaptación teatral, 
Eduardo Fuentes, rompe con este final original de la novela e intencionada-
mente acaba la obra sin ningún tipo de concesión. El final esperanzador de la 
novela se transforma aquí en un final aséptico, en un final en el que no pasa 
nada y todo sigue igual que antes. No es un final moralizante, aunque el final 
original creemos que tampoco lo llega a ser. La incursión de determinados 
detalles localistas en la obra, a parte del ya reiterado traslado espacial 
Edimburgo-Madrid (San BIas), se hace patente en determinados momentos 
como cuando Marco asiste al entierro de su hermano guardia civil asesinado 
en un atentado terrorista. Es uno de esos momentos en que la rabia deja paso 
al dolor en el protagonista. Divergencias e innovaciones respecto al original. 
A nivel de espacio escénico, destacaríamos lo que consideramos más 
importante de toda esta adaptación teatral realizada por Eduardo Fuentes: la 
constante ruptura del espacio escénico. En muchos momentos de la repre-
sentación, los personajes salían del espacio escénico convencional para conti-
nuar la acción en los pasillos laterales del teatro, se sentaban con el público 
sin dejar nunca de formar parte de la acción que se desarrollaba en la obra, e 
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incluso corriendo entre las filas de butacas de los propios espectadores. Hubo 
un momento que esta traslación de la acción en la obra y su ruptura espacial 
llegó a su momento de esplendor en esta original idea: en el intermedio de la 
obra, en el mismo bar del teatro, e incluso anunciándolo por megafonía, rega-
laban profiteroles, y la gente aprovechando la oportunidad los consumía. 
Pues bien, cuando todos los espectadores se habían olvidado de los" delicio-
sos" profiteroles, y ya había empezado la segunda parte, el personaje de 
Alicia le explica al público, contando una anécdota, de qué estaban hechos 
aquellos profiteroles. ¡OS podéis imaginar! 
Aquí, cualquier tipo de límite espacial o frontera escenográfica que-
da absolutamente disipada, incluso introduciendo una acción ocurrida en el 
bar del propio teatro durante el desarrollo de la obra .. 
Otra de las cosas que más nos agradó fue la comunicación directa con 
el público, la incursión del público en la obra, no sólo con la ruptura del espa-
cio escénico comentada anteriormente, sino con alusiones directas en los pro-
pios diálogos de la obra. Hay un momento de la obra en que el personaje de 
Franco, caracterizado por su insolencia y por la presencia constante de tacos 
en su lenguaje (es el personaje que correspondería al psicópata de Begbie de 
la novela de Irvine Welsh), se dirige a una espectadora y, cara a cara, la inten-
ta intimidar e incluso le llega a llamar chochito. En otro momento de la repre-
sentación, .Alicia se dirige al público en general y directamente le espeta: 
"hijos de puta" . 
En cierta forma, consideramos original esta idea y sobre todo lo que 
nos gusta es el sentido de provocación que ella contiene. También sabemos 
que de original no tiene nada, y que por 10 poco que conocemos puede ser 
que esté a mucha distancia, en todos los sentidos, de la obra de Peter Handke, 
Insultos al público. Aun así, no nos deja de gustar. . 
Respecto a la iluminación, cabe señalar que era bastante austera a 
excepción de determinados momentos. Las gamas de luces se alternaban 
entre las tonalidades blanca y azul, y con menos presencia el rojo. Dichas 
tonalidades tienen carga simbólicas respecto al estado anímico de los perso-
najes y sobre todo, con la atmósfera fría, cruda y dura que en muchos 
momentos caracteriza la obra. Austeridad en el tratamiento lumínico de la 
obra. 
El decorado era igualmente austero, el cual iba combinándose con 
diferentes objetos que se iban intercalando sobre el escenario, tales como un 
colchón al principio, una mesa y unas sillas porteriormente. Un detalle que 
destacaríamos fue cuando los personajes van a casa de "La Madre Superiora" 
y explican unos hechos dramáticos que le ocurren al bebé de éste. Esta esce-
na, que en el film resulta angustiosamente dramática, en la obra teatral que-
da bastante floja desde un punto de vista emocional. Lo sorprendente de la 
obra es que esta escena del bebé es representada a través de una cesta de 
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mimbre que baja desde arriba del techo del escenario y queda suspendida a 
media altura. La cesta de mimbre, no es más que la cuna del bebé que yace 
dentro de ella tapado con una manta. Cuando los personajes acaban de expli-
car esa escena, la cestita, tal y como había venido se va, es decir, a través de 
un sistema de poleas. 
Principales ternas de Trainspotting 
Mucha gente se ha preguntado sobre la traducción del título de la 
obra. ¿Pero qué significa realmente Train spotting? 
Trainspotting es un juego muy inglés. Es un juego popular que con-
siste en sentarse en los puentes o andenes y anotar las matrículas de los 
coches o los horarios de los trenes. Si no se ha traducido el título, nos explica 
el mismo Fuentes, es porque siempre es difícil traducir una metáfora, porque 
trainspotting también significa ver pasar esos trenes que ya no cogerás. 
También cabe destacar otra significación del título, mucho más acor-
de con la temática de la obra ya que tiene relación directa con el mundo de la 
droga: "también se define así a las marcas, a las señales de los pinchazos. 
Cada marca es una estación." 
Trainspotting, d'lrvine Welsl1. Traducció i direcció: Eduardo Fuel1tes. l l1 terprets: No ncl1o Novo, Roberto 
Cairo, J. A. Pa lomeque i Alexol1dm Fierro. Producció: Pasiol1Arte, S. L.. Teatre Joventut (L'Hospitalet de 
Llobregnt) , 1-3-1997. (Foto: Ricky Dávila). 
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Respecto a la música y a los ruidos (efectos sonoros no articulados) 
hemos de destacar un par de cosas. La música que sale en la adaptación tea-
tral, que nosotros recordemos, procede de la propia música de la adaptación 
cinematográfica de Danny Boyle. 
También destacaríamos la presencia muy puntual de determinados 
ruidos que incrementaban la tensión y angustia de determinadas escenas, así 
como el efecto de distorsión en el sonido al principio de la obra, en la escena 
que hemos explicado al principio de este trabajo. 
Es verdad que aunque el tema principal sea la visión de la vida y el 
mundo que nos ha tocado vivir, a través del punto de vista de jóvenes mar-
ginados y toxicómanos, en la obra se pueden ver reflejados otros temas más 
secundarios pero igual de trascendentales. Estos temas a los que nos referi-
mos podrían ser la sociedad como principal responsable y procreadora de 
seres y realidades marginales, los barrios como estratos sociales y como mar-
ca social que determinará una manera de vivir, la desigualdad de oportuni-
dades, la intolerancia ... 
Realmente la obra original, la novela de Irvine Welsh, tiene fuertes 
cargas de crítica social, importantes connotaciones de denuncia social. Una 
denuncia social envuelta por un humor ácido pero en todo momento crítico 
con la sociedad. Es un humor que envuelve todo, incluso las escenas más 
duras y explícitas en su contenido. Es un humor ácido que nos hace reflexio-
nar a posteriori. "¡Reírnos y reírnos, para que al final reflexionemos y nos 
digamos: pero de qué me estoy riendo!" Estos puntos son los más importan-
tes de la obra original de Trainspotting y desgraciadamente son los puntos en 
los que falla la adaptación teatral de Eduardo Fuentes. En la obra, estrenada 
en el Teatre Joventut de L'Hospitalet, las fuertes cargas de crítica social que-
dan reducidas en comparación a la obra original. Ese humor ácidamente crí-
tico con la realidad social que nos envuelve, en la adaptación de Eduardo 
Fuentes se transforma en un humor trivial o, lo que es peor, insulso por 
momentos. Éste es un Trainspotting un poco embadurnado en yodo para que 
no escueza. La irritabilidad original de la obra es transformada aquí, por 
momentos, en una pureza aséptica. 
Es de respetar que un director quiera eliminar cualquier atisbo mora-
lizante en su obra, entre otras cosas porque nos resulta un sehtimiento 
compartido en ocasiones. Pero un director que trate un tema como la droga-
dicción y otras realidades marginales no se puede relajar en su crítica hacia 
la sociedad, y Eduardo Fuentes lo hace. Sobre todo en relación con la obra 
original. Debemos criticar a la sociedad porque ella es la responsable de toda 
amarga realidad; pero sobre todo debemos criticar a la sociedad porque es el 
único camino que tenemos para empezar a intentar mejorarla. 
Otra de las deficiencias de la adaptación teatral de Fuentes es que la 
visión que nos muestran los personajes no es tan profunda como la que se 
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nos muestra en la obra literaria original o en el mismo film. La visión de la 
vida, del mundo, de la sociedad, del ser humano y su entorno, a través del 
punto de vista de unos seres marginados, aunque la drogadicción, su motivo 
de marginación, haya sido vista con una intención totalmente deliberada. 
Realmente a nivel de contenido (lo más importante en una obra de 
este tipo) la obra representada en el Teatre Joventut estuvo muy floja. Los 
motivos de su debilitamiento ya los hemos ido mencionando con anteriori-
dad, y por otros que no hemos llegado a tratar como podrían ser la decaden-
cia de los valores de la juventud actual o el hecho de profundizar en el 
abismo de la (des)humanización de los personajes. Otro de los "subtemas" 
de la obra, que se puede intuir pero que en ningún momento queda expresa-
do de forma nítida, cuando entendemos que lo debería haber hecho, es el 
deseo hedonista de los personajes. Nos referimos al anhelo del placer, inde-
pendientemente de que les conduzca a la autodestrucción, que se nos mues-
tra en el comportamiento y en la mentalidad de los personajes en 
determinados momentos de la obra. 
Otra característica que sí queda mejor expresada en la adaptación de 
Eduardo Fuentes es de que a pesar de poder extraer alguna tesis de la obra, 
ésta no tiene nada que ver con una obra de tesis. No hay espacio para vícti-
mas ni culpables en este retrato realista de un grupo de personajes. Éstos 
toman sus propias decisiones y lo dicen a la cara. Concepción original de la 
fuente literaria que permanece en la adaptación teatral. 
Éstas son las principales ideas de la obra, reflejadas tenuemente en 
la adaptación teatral y que han sido pasadas por alto en este trabajo de 
Eduardo Fuentes. De todas formas, ya hemos comentado los aspectos positi-
vos de dicha adaptación a lo largo de todo este trabajo. Es verdad que en 
general el contenido de la obra es muy débil, y que predominan más los fac-
tores negativos respecto a la esencia de la obra original, como hemos ido tra-
tando sucesivamente. El trabajo de los actores era aceptable, a excepción del 
personaje de Marco, el protagonista principal y en ocasiones narrador de la 
obra, interpretado notablemente por Nancho Novo. 
Pero a pesar de pequeñas pinceladas, el contenido de la obra es defi-
ciente y en general carente de momentos de expresión emocional. La carac-
terización de los personajes secundarios (la excepción ~s el protagonista de la 
obra) resulta superflua. 
Las relaciones emocionales existentes entre los personajes tampoco 
llegan a ser extremadamente profundas, aunque creemos que ello viene dado 
por la temática y el desarrollo de la obra. Sí existen pequeños detalles que 
crean un lazo emocional entre ellos, por ejemplo cuando Marco, una vez 
desintoxicado, va a visitar a uno de sus amigos y al verlo deteriorado física-
mente, se preocupa por él e incluso le suministra el dinero necesario para una 
dosis. 
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Alguna de las frases de los diálogos de la obra, más que estar dis-
puestas para provocar interrogantes, lo que hacen es desempeñar una fun-
ción retórica: son preguntas retóricas dirigidas a un receptor que en todo 
momento es el espectador, pero que en ningún caso esperan la respuesta de 
éste:" ¿Vosotros sóis los que creéis en el futuro? ¡Así que voy a ser como voso-
tros!" (haciendo claras alusiones a la postura conformista desde un punto de 
vista social, y dirigidas directamente y sin tapujos hacia el espectador) .. 
Sin embargo, la obra falla a la hora de mantener una determinada 
progresión. Esta progresión que se podría engendrar a través de una ascen-
dente crítica social no existe, al igual que tampoco llega a existir algún tipo 
de evolución de los personajes en el desarrollo de la trama. El único perso-
naje que cambia desde el principio de la obra hasta el final es el que inter-
preta Nancho Novo, debido a la desintoxicación que lleva a cabo, pero 
tampoco sería una evolución interior del personaje ya que a pesar de haber-
se desintoxicado, su manera de ver y sentir el mundo sigue siendo esencial-
mente la misma. 
El director de escena debe mostrar la obra a nivel estético y sobre 
todo a nivel ideológico. Aunque el director de escena no quiera decir nada a 
nivel ideológico, no podrá dejar de decirnos cosas, y en el momento de decir-
nos cosas ya se va conformando una ideología. Éste es el gran· error de 
Eduardo Fuentes: no cargar contra el responsable de toda iniquidad y desi-
gualdad social, que no es otro que la mentalidad de una sociedad competiti-
va y capitalista. Moderando o limando las críticas a la sociedad y a la pérdida 
de valores que sufrimos en ocasiones, resulta la manera más ejemplar de 
hacer desaparecer el meollo de una obra. Cada obra adquiere un tratamiento 
especial definitivo, en todos los sentidos. Lo que ocurre es que el tratamien-
to dado por Eduardo Fuentes en su adaptación teatral de Trainspotting resul-
ta más que discutible por todo lo tratado en el desarrollo de este trabajo. 
La crítica social es responsabilidad de todos y ha de estar presente en 
el arte, siempre que éste lo requiera. La actitud crítica ante la sociedad es el 
único camino posible para empezar a intentar mejorarla. 
Ésta es la historia de una sociedad que se hunde, 
que mientras se va hundiendo, no para de decirse: 
hasta ahora todo va bien 
hasta ahora todo va bien 
hasta ahora todo va bien. 
Pero lo importante no es la caída 
es el aterrizaje 
La haine (MATHIEU KASSOVITZ) 
¡Ésta es la historia de una sociedad que se hunde 
y tú te hundes con ella! 
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